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3Jag väver min längtans platser
 
abstract
Nyckelord: textil, textilkonst, konst, väv, måleri, färg, 
abstrakt, himmel, värme, ljus, längtan, sentimentalitet
Hantverksprocessen är den jag ständigt lutar mig tillbaka mot, jag litar inte bara blint på den, jag tror 
på den. I vävningen får jag gensvar och jag upplever en kommunikation, en dialog och blir fri från den 
monolog som annars ständigt dominerar mitt inre. 
 I mitt examensarbete fördjupar jag mig inom vävning och den abstrakta bilden. Jag arbetar 
med att överföra mina inre bilder till väv samt undersöka bilden i väven och väven som bärare av 
en bild. Färgen är central och jag arbetar med att förstå hur den kan uppfattas i varptrådarnas och 
inslagstrådarnas samspel. I gestaltningen arbetar jag med att färga in materialet, både systematiserat 
med inslagen och mer måleriskt och intuitivt med varpen. Bilderna jag arbetar med växer framförallt 
fram under färgningsprocessen och vävningen då jag arbetar med grova skisser och ibland helt 
spontant, från minnet eller fantasin. Inne i mig är bilderna abstraherade platser och det är dessa platser 
jag vill gestalta i väven.
	 Rapporten	förklarar	syfte	och	process	där	både	poetiska	och	filosofiska	utblickar	sammanvävda	
med mina egna ord förekommer. Genomgående är den konstnärliga processen, där jag repeterar 
hantverksmässiga	och	konstnärliga	moment	för	att	skapa	ett	flertal	vävnader.	Jag	tar	upp	referenser	
både från måleriet och den vävda konsten samtidigt som vävningens roll i min process förklaras mer 
ingående då den innehåller arbetets självklara struktur.
	 I	gestaltandet	och	skrivandet	försöker	jag	att	formulera	konflikten	mellan	det	jag	
uttrycksmässigt önskar och det jag vill mota bort, och den inledande intentionen att skapa bilder som 
består av längtan, känslighet, värme och den absoluta tryggheten banar väg för att också våga närma 
mig de mörkare platserna.
 
4På ungefär tretusen meters höjd ser man hela den breda dalen mellan Sierra Nevada och White 
Mountains första toppar. När man har vandrat en timme eller mer ser man över den första bergskedjan 
och ända till nästa, och ökenlandskapet blir bara större och större tills man ser ut över dalar, berg och 
nya dalar ända in i Nevadas avlägsna mörker. Man inser att oavsett hur stort område man betar av 
kommer det alltid att finnas oändligt mycket kvar. 
Rebecca Solnit
5Inledning
Sedan jag vävde min första väv för lite mer än två år sedan känns det som att jag i min konstnärliga 
praktik har hittat hem. Jag vill någonting med vävningen och även fast jag inte alltid vet vad det är så 
känner	jag	en	strävan.	Energin	till	att	börja	på	en	ny	väv	efter	att	jag	klippt	ner	den	förra	finns	på	något	
vis där varje gång och att inte veta exakt hur den färdiga väven kommer se ut är alltid spännande. 
Att förstå eller snarare inse vad det är jag vill uttrycka i mina gestaltningar har varit svårt och ännu 
svårare har det varit att våga testa en idé eller tanke utan att snabbt avfärda den. Vävningen har som 
hantverksmässig metod varit en så trygg del i min process att jag innan har kunnat gömma mig bakom 
den och hävda att jag ”bara vill väva”. På ett plan är det självklart så att jag vill väva och drivs mycket 
av	just	hantverket	men	en	annan	strävan	finns	också	där	och	den	har	jag	börjat	grubbla	en	hel	del	kring	
i detta projekt. Vad det är som driver mig till att använda vissa färger eller jobba med det abstrakta 
motivet kan formuleras. Den gestaltande delen i mitt arbete spelar en betydande roll och att ta ställning 
och våga påstå saker om min konst börjar bli mer tillgängligt för mig, och sårbarheten som gör sig 
påmind känns inte lika skrämmande. 
6Bakgrund
Teknik och inspiration
Jag tänker på rymd, fokus och icke-fokus, ljus, vibrerande färgfält, värme, gradienten, himmel och 
sol.	I	det	abstrakta	måleriet	finns	dessa	föremål	som	självklara	inslag	men	hur	är	det	i	den	vävda	
traditionen? Vävkonstnärer som Annika Ekdahl och Elisabeth Hasselberg Olsson inspirerar mig 
mycket på olika sätt, främst i hur de arbetar med färg och ljus men är båda i andra, mer föreställande 
bildvärldar	än	jag	själv.	Jag	hittar	ständigt	nya	referenser	inom	måleriet	och	för	mig	finns	ingen	konflikt	
i	det,	gestaltningsmässigt	finns	det	så	mycket	som	slår	an	när	det	kommer	till	just	färg	och	ljus.	Jules	
Olitskis Tut pink från 1965 och Instant Loveland från 1968 i akryl är verk som tangerar till det abstrakta 
uttryck jag söker. Hur färgen i dessa verk lever samt skapar rum och rymd blir min referens. Rolf 
Hansons Runtom trappa VIII från 2002 har ett annat narrativ där perspektivet, trappan och någonting 
som spillts ut på trappan berättar en historia. Det jag tar med mig från Hansons målning är det 
vibrerande i de olika färgfälten, mötet mellan varmt och kallt och hur de olika färgernas struktur och 
ytor skapar en dramatik som sträcker sig förbi det föreställande narrativet.
 Den vävda traditionen är samtidigt essentiell i mitt arbete eftersom det är vävning som teknik 
som hela tiden tar mitt arbete framåt och som jag kommunicerar med praktiskt. I vävningen har jag en 
självklar struktur som jag inte fann när jag arbetade med måleri. Dessutom får jag mer gensvar i det 
textila materialet, linet och bomullen, än jag någonsin fått i akryl- eller oljefärgen. På samma sätt som 
jag tar mig an den inre bild jag vill gestalta i väven, förhöll jag mig liknande till bilden jag tidigare ville 
måla. Det är samma bild, men i olika material. Och jag ser i vävningen som metod alla förutsättningar 
för att skapa den bilden. 
 
Frågeställningar:
När övergår en bild från att vara helt abstrakt till att skildra en perspektivisk rymd och hur kan jag styra 
detta i mitt arbete? 
Hur kan jag påverka väven så att den uppfattas mer eller mindre som textil skulptur och mer eller 
mindre som bärare av en bild/målning?
Hur arbetar jag med färgen i väven?
7Syfte
I projektet vill jag arbeta med vävning för att det är den teknik jag kommunicerar med och reagerar på 
bäst. Jag vill arbeta med att överföra mina inre bilder av längtan och sentimentalitet till väv för att jag 
tror att väven har en stor potential till att hålla dessa bilder. Att undersöka bilden i väven och väven 
som bärare av en bild känns därför relevant i projektet. Genom att upprepa färgningens och vävningens 
hantverksmässiga	moment	hoppas	jag	kunna	finslipa	min	kunnighet	och	behärskning	av	hur	trådarna	
beter sig och hur färgen blir i sammanvävningen av dem. 
 Jag söker vibrerande färgfält som lyser och verkligen lever i bilden. Samt vill jag åt en bild 
som ligger i ett gränsland mellan helt abstrakt och föreställande någon form av perspektivisk rymd, 
till exempel en himmel eller horisont. Under projektperioden fokuserar jag på att färga och måla mitt 
material, samt väva. Bild för bild, väv för väv. 
8Process del i
Varp från förra projektperioden sitter fortfarande uppe i vävstolen och det känns naturligt att fortsätta 
väva på den varpen som är en glatt, guldig och mjuk merceriserad bomullstråd. Jag vill lära mig om 
materialen	jag	jobbar	med	och	hur	varp	interagerar	med	inslag	och	därför	känns	det	viktigt	att	göra	fler	
vävar med samma varp innan jag går vidare till en ny kvalitet. Den förra väven är en stram gulaktig 
väv med ett ljusare parti upptill och ett mörkare nertill där ett svagt blågrönt inslag separerar fälten 
horisontellt. Jag hade sökt ett mjukare uttryck där horisontlinjen skapar en större antydan till djup 
eller	ett	landskap	snarare	än	en	stram	uppdelning	i	ett	mer	grafisk	minimalistiskt	uttryck.	Den	gula	
cirkelformade färgning jag gjorde i nederdelen av väven anas men jag hade velat ha en starkare färg.
9När det är dags att börja jobba på min nya väv bestämmer jag mig för att göra en starkare mer intuitiv 
färgning i blå och lila färger av varpen som är kvar. Under utbildningen har jag prövat lite olika sätt att 
färga varpen. Jag har färgat i färgbad, på tryckbord med reaktiv tryckfärg och i vävstol. Det senare har 
varit lättast då trådarna redan är uppspända i vävstolen och kan spännas individuellt eller uppdelade i 
stycken utan att trasslas och försvåra en senare pådragning. Jag ställer ett bord framför vävstolen och 
får lite drygt en meter att färga åt gången. 
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I vävningen använder jag ett nedtecknat system för inslagen då jag vill ha en mjuk gradient från ljust 
gult till mörkare blålila. Systemet bidrar till att jag på ett sätt kan slappna av i vävningen då jag inte 
behöver vara lika uppmärksam över mina val av inslag. Valen är redan klara med ett system vilket 
är både bra och dåligt. Det som är mindre bra är att jag inte kan följa varpmålningen lika intuitivt. 
Däremot lägger jag på känsla in olika färgade inslag i väven för att göra bilden mer levande. Jag vill 
bort ifrån det absolut monokroma och därför är de röda, gula, rosa och gröna inslagen viktiga för att 
göra det blå levande. Som vävbindning väljer jag tuskaftsvarianten panama.
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28/1/18 café Einstein Berlin
Jag funderar över färgen blå, varför den känns svår och varför jag 
oftast inte tycker om den. Den blå färgen jag har färgat in i varpen 
känns fel, alldeles för stark och kall. Jag funderar över olika sätt att 
hitta rätt, känner mig rädd och att jag inte har en aning om vad jag 
håller på med. Är otrygg med blått. Förstår inte blått, inte den djupa 
mättade blå. Hur förhåller jag mig till den?
Inslagen består av redan färgad lin i tunnaste 
kvalité. Trådarna blandar jag sedan så att varje 
inslag består av fem av dessa trådar. Jag blandar 
för att skapa djup och vibration i färgfälten. 
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Väven och Målningen
I egenskap av vävnad innehåller väven värden som jag vill ta ställning till, vissa vill jag förhöja medan 
andra är mindre viktiga att ta fasta på i en gestaltning. Väven som föremål och objekt talar mycket 
om ett hantverk och om olika användningsområden i hemmet. Vi pryder våra väggar, golv och möbler 
med olika sorters vävnader och relationen till väv är ofta via hemmets bruks- och prydnadstextilier. 
I mitt gestaltande vill jag inte hänvisa till en brukstextil, till exempel matta, gardin eller duk. Jag vill 
omfamna vävens potential genom att förhöja den som textil bärare av en bild. 
 I en akryl- eller oljemålning är det färgen (alltså den fysiska akryl- eller oljefärgen) som 
omfattar en materialitet och beroende på uttryck förhöjer eller döljer konstnären färgens inneboende 
egenskaper. Minimalismens bildkonst innefattar ofta verk med en mer puristisk yta och har 
sällan penselavtryck eller synliga lager av färg medan expressionismen och impressionismen är 
konstriktningar vars konstnärer ofta lät färgens materialitet synas. Målningens underlag (canvas, pannå 
etc.) innehåller också en materialitet men denna förhöjs sällan på samma sätt som lagren av färg som 
ligger ovanpå. Väven har i sin själva natur egenskap av att innehålla en bild och inte enbart fungera 
som underlag för den. Den både är och bär bilden vilket jag tycker är väldigt vackert. För att tillämpa 
denna inneboende egenskap måste jag bygga upp bilden genom redan färgade och målade inslags- och 
varptrådar. Bilden formas i samma takt som väven vävs och appliceras inte ovanpå - där går skiljelinjen 
mellan väven och målningen.
 Varför jag ändå återkommer till målningen som referens även i min praktiska process är på 
grund av hur jag bearbetar varpen. Jag skulle vilja kalla momentet för varpmålning. Till skillnad från 
klassiskt oljemåleri där lager läggs på lager har jag i målningen av varpen endast några få försök. 
Färgen som jag använder är reaktiv tryckfärg, vattnig till sin karaktär och innehåller kemikalier som vid 
värmefixering	fixerar	pigmentet	till	fibern.	De	ljusare	partierna	i	varpmålningen	måste	jag	lämna	ljusa	
från början, precis som i en akvarellmålning. Att jobba med laseringar fungerar till viss grad men då 
måste jag kunna behärska hur tryckfärgen ter sig vid övertryck och hur de olika pigmenten reagerar på 
varandra. Det är en konst i sig, precis som oljemåleri eller akvarell och jag strävar efter att lära mig att 
bemästra denna måleri- och färgningsteknik för att det är ett väsentligt moment i min process, precis 
som vävningen.
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En annan stark koppling som jag måste ta i beaktning är bildväven – gobelängen - där varpen fungerar 
som stomme i en vävd bild och inslagen bygger bilden. Bildväven har en lång tradition världen över 
precis	som	måleriet	och	både	i	Sverige	och	Norge	finns	en	stor	grupp	textilkonstnärer	som	arbetat	och	
arbetar med tekniken. Annika Ekdahl och Elisabet Hasselberg Olsson är två textilkonstnärer som båda 
använder tekniken men på olika sätt och i olika garnkvaliteter. Ekdahl arbetar med ull och Hasselberg 
Olsson med lin och trots väldigt olika bilder samt färgskalor har de båda utmärkande sätt att skapa ljus 
i	sina	bilder.	Mer	om	detta	exemplifierar	jag	under	”Färgen	och	ljuset”.	Trots	dess	stora	potential	till	
bilduppbyggande som bildväven har väljer jag att arbeta med den skyttlade vävtekniken och synlig 
varp. Det är någonting med det repetitiva i skyttlandet och de horisontella linjerna kontra de lodräta 
som jag går igång på. Trådar som färdas i två olika (raka) riktningar och som på pixelnivå skapar 
en sammanlagd total av rymd är fascinerande. I varpmålningen kan jag arbeta mer med runda och 
organiska former för att betona olika partier i en komposition och i vävningen skyttlar jag tunna linjer 
som smälter in i en enhetlig bild på ett helt fantastiskt sätt. 
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        Skiss
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Anteckningar jag bär med mig:
Varför vill jag göra en fade? Varför vill jag göra just himlen? Solen? Allt känns påhittat. Det är
tidsfördriv. Ibland får jag förnimmelser om att det är mer än så. Att det finns någonting inom mig
som behöver ut. 
Mycket av de inre bilder jag vill gestalta kommer också från drömmar jag drömt. Sen har jag
nog även använt de bilderna till annat i mer medvetna tankar. Lånat in dem i mina dagdrömmar. Jag
anpassar dem så att de blir mjukare. Men de hade potential till att trösta från början. De var nog en
del av de drömmar som inte var obehagliga, utan vänligt mystiska. I dom hade jag hellre stannat
kvar än återvänt till verkligheten. Och de kan fortfarande väcka nostalgi och välbehag. En dröm jag
drömde en natt för åtta år sedan. Några hus, stora breda stenlagda tomma gator, vilt vatten, tomhet
och tystnad men varmt och tryggt. Himlen. Husen behövs inte, träden kanske behövs. abstraherade.
Hur mycket går att skala av?
Tröst, harmoni, balans, värme, mjukhet, omslutande, ljudlöst, musik, melodi, minne, vindstilla, mjuk 
vind, varm vind, skevhet. Lågmält. Motståndshandling byggd på längtan. Måste ha mening. Fiktion, 
sanning. Den ständiga frågan – vad är sant? Vad är det för ”känsla” jag är ute efter? Vad är en tanke? 
Vad är en känsla? Vad är skillnaden? Skenbar produktivitet. Lita på att det finns något i ”intet”. Vilken 
är din färg rött? 
Vika in franskanten. Vilket symbolvärde ligger i ett visst stiluttryck? Materialiserad gestaltning. Inuti 
abstrakt. Utanpå konkret. Horisonten. Längtan. Ett löfte om något konstant.
Jag vill släppa tanken om vad färgen faktiskt är. Färgen röd. Färgen gul. Alla associationer, relationer 
och referenser vad gäller denna färg försvinner för ett ögonblick och färgerna som uppstår i väven 
finns bara här och den enda relationen som dominerar är den som uppstår mellan dom själva i bilden i 
väven. En pendel mellan min uppfattning om färgen jag jobbar med och färgens egna egenskaper i dess 
aktuella befinnande.
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Längtan
I boken Gå vilse - en fälthandbok skriver multiskribenten Rebecca Solnit om längtan, drömmar och 
minnen. Det som är långt borta, det som vi aldrig helt når blir föremål och symbol för vår längtan. 
Minnen som bleknat kan bli längtan. Drömmar är längtan. Hon skriver också om platsers egenskaper 
och	exemplifierar	både	från	faktiska	erfarenheter,	drömmar	och	countrymusiken.	”Platserna blir 
minnets konkreta landskap, det som formade oss, och på något vis blir även vi till platser. Det är dem 
vi kan ta i besittning och de som i slutändan gör detsamma med oss”. Solnit nämner countrysångaren 
Tanya Tucker och låten Delta Dawn, som jag lyssnat på sen jag var barn och bara för något år sedan 
lämnade listan ”Guilty pleasures” på spotify för att istället hamna i ”Country”. Det sentimentala i 
countryns texter, melodier och sångarnas röster har alltid slukat mig. Det är countryns egenskaper som 
bidrar till mitt drömmande och precis som vävningen underhåller den min längtan. Redan efter några 
sekunder av att lyssna på en låt är jag inne i dagdrömmen, den som har varit min bästa vän genom livet. 
Dagdrömmen - fantasin - längtan.
 Men samtidigt får längtan inte misstas som det jag längtar efter. Det jag längtar efter är konkreta 
ting, en trygg inkomst, ett säkert boende, en kärleksfull partner, barn, hund osv. Längtan är någonting 
annat. Längtan är det jag aldrig kommer att nå eller få, för då upphör den. Och utan längtan förlorar 
livet sin charm och mystik. Längtan är ett inre driv och sökande som är starkt förknippad med min 
sentimentalitet och fantasi. 
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”Varje kärlek har sitt landskap. Platsen, som alltid blir omtalad som om den bara hade betydelse när 
man är där, har alltså makt över en i ens frånvaro, börjar leva ett eget liv som en känsla för platsen, 
ett frambesvärjande i fantasin med samma atmosfäriska effekt och associationsrikedom som en stark 
känsla” - Solnit
Jag tänker och känner främst i bilder. Det har jag alltid gjort. Ibland har jag inre dialoger och 
monologer som består av ord men oftast är det bara bilder. En känsla kan enkelt översättas till bild. 
Oftast är svart-vitt, vitt och svart för mig representationer av otäcka känslor. Vitt lika mycket som svart. 
Dessa totaler är för mig symboler för intet. Ickelivet - döden - är nog vitt eller svart, helt monokromt. 
Så har jag alltid tänkt, en tanke som så länge jag kan minnas har genererat grav ångest. Behagliga 
känslor har andra färger som för mig känns mer närvarande än svart och vitt och är långt ifrån 
monokroma. 
 Bilderna föds ur en sammanvävd kompott av faktiska platser jag sett, varit på och besökt i 
drömmar och fantasier, platser jag hört i musik, sett i konst och känslor jag känt. Alla dessa intryck 
har blivit platser, precis som Solnit beskriver det. Platserna är kanske abstrakta för att en konkret 
föreställande plats hade tagit bort längtan. Genom att abstrahera, vilket min fantasi redan gör när den 
komprimerar en känsla till en bild förstärker jag längtan och allt vad det innebär. Att sedan sträva efter 
att gestalta allt det här är en ytterligare dimension av längtan och ett sökande som utan tvivel inte har 
ett slut.
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Process del ii
Efter	att	ha	klippt	ner	den	blå	väven	känner	jag	mig	som	vanligt	inte	nöjd.	Det	finns	alltid	ett	antiklimax	
som ligger i luften, jag vet inte om det till och med har blivit en placeboeffekt att alltid bli missnöjd 
efter detta moment. I vilket fall som helst upplever jag att den är för sval. Jag saknar värme. I min inre 
bild är värmen mycket mer närvarande och omfamnande. Dessutom har bilden ”vattnats ut” på grund 
av	svårigheter	med	ojämnt	slag	av	bommen.	Därför	fick	jag	under	vävningen	hela	tiden	kompensera	
genom att slå mjukt och lämna luft mellan inslagen. Detta bidrog till att väven som är vävd med 
panama blev gles och mer transparent än vad jag hade velat och föreställt mig.
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I nästa gestaltning vill jag därför ta i mer med färgerna och verkligen se till att den värme jag söker 
finns	närvarande	i	bilden.	Glesheten	vill	jag	också	komma	ifrån	för	att	betona	bilden	och	komma	längre	
ifrån väven som högst talande i gestaltningen. Jag vill att bilden och väven samspelar i gestaltningen 
och där betraktarens fokus hamnar på bilden i väven, inte vävnaden som generellt föremål. 
Gallereffekten som uppstår på grund av glesheten tycker jag bidrar till att fokuset dras till väven som 
objekt snarare än bilden som väven bär på.
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I val av varp väljer jag en tunnare kvalitet av merceriserad bomull som är blekt men inte helt kritvit. 
Vävbindningen är en omkastad bruten kypert på fyra skaft som jag har använt innan och tycker 
om för att den inte skapar diagonaler eller optiska illusioner av diagonaler. Bindningen skapar bra 
förutsättningar för att gestalta en bild där varp och inslag talar lika högt och samspelar med varandra. 
Jag vill inte att den ena ska dominera. 
Bindning
21
Bindning
1/2/18 Skolan
Det här är den längsta tiden jag har lagt på färgning och målning 
av varp. Det är bra märker jag, det lönar sig. Med hjälp av att blöta 
ner den torkade varpen med kupyr ”öppnar” jag färglandskapet 
igen och jag kan förfina bilden, komprimera eller tunna ut färgfäl-
ten. Jag borde alltid ge varpmålningen mycket tid. Det tar jag med 
mig.
Bilden jag har valt att väva kommer som vanligt ifrån min inre fantasivärld av abstraherade platser men 
denna	gång	väljer	jag	att	som	komplement	använda	mig	av	ett	fotografi	från	förra	sommaren	(se	s.32).	
Färgerna	i	himlen	förstärker	min	inre	bild	och	att	ha	fotografiet	att	titta	på	under	processen	tror	jag	kan	
hjälpa	mig	att	”hitta	mer	rätt”	i	gestaltningen.	Fotografiet	tog	jag	någonstans	utanför	Krakow	när	jag	
tillsammans med min pappa och min lillebror bilade genom Polen i augusti. 
 Varpmålningen jobbar jag på metodiskt och i ungefär fyra-fem omgångar. Jag låter färgen torka 
innan	jag	går	på	med	fler	lager	färg.	Jag	försöker	att	ta	i	med	färgen	för	att	jag	upplever	att	färgen	blev	
för svag i den förra väven. 
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Målad varp
Mestadels gult till inslag
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Vävning
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Det abstrakta
Det har varit skrämmande att närma mig begrepp som solnedgång och himmel men i de vävar jag 
har vävt under utbildningen har det blivit uppenbart för mig själv att det till stor del är från minnen 
och	fantasier	om	olika	himlar	inspirationen	kommer.	I	många	fall	är	solens	filtrering	vid	en	färgstark	
solnedgång	inspiration	till	en	annan	bild.	Via	egna	filter	och	projiceringar	skapas	den	nya	bilden	där	
gärna ett annat perspektiv får anas. För jag är inte intresserad av att gestalta himlen kl.20.06 den 1 april 
nordväst om Skara utan istället berätta en helt annan historia, en historia som jag själv kanske inte har 
hört förut. Precis som Beate Sydhoff beskriver Elisabeth Hasselberg Olssons vävar: ”Det finns alltid en 
växelverkan mellan verkligheten och drömmen.”
 Jag vill gestalta mina inre bilder av abstraherade platser och landskap, men i sitt gestaltande 
måste de inte bli helt abstrakta. Förnimmelser om olika platser, skala och en perspektivisk rymd får 
gärna	finnas	som	vibrerande	element	i	bilden.	Exakt	hur	jag	ska	styra	detta	i	mina	gestaltningar	vet	jag	
inte än, men tanken är närvarande och den vill jag jobba med. 
 När fantasin skenar iväg och ett verk inte bara ger mig en känsla när jag tittar på det utan också 
tankar kring narrativet uppstår en spänning. Jag vet inte om jag nödvändigtvis vill berätta en särskild 
historia men jag drivs av att se vad jag själv kan upptäcka i det jag skapar. I den process som jag arbetar 
med nu blir det alltid nya bilder som ligger ganska långt ifrån min inre ursprungsbild. Ursprungsbilden 
är dessutom inte tydlig på något sätt utan rör sig ganska mycket, på ett sätt är det en och samma bild 
som ändrar skepnad och blir till en mängd olika nya bilder genom mitt vävande. 
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Att	ett	tredimensionellt	djup	finns	med	i	bilden	är	inte	nödvändigt	men	spännande	om	det	kan	uppstå.	
I min andra väv kom en liten gestalt till slumpmässigt i varpmålningen, Annika Ekdahl kallar dessa 
oplanerade komponenter ”x-faktorn” och i den här väven blir x-faktorn –”gestalten” otroligt viktig för 
mig. Den talar till mig och skapar för mig en ny tolkning av verket. Bilden hörs helt plötsligt från ett 
annat håll och jag har blivit betraktare.
 Jag kanske inte nöjer mig med den helt abstrakta bilden för att mina ögon söker efter den där 
punkten att stanna vid. De söker ett narrativ och en berättelse. Den abstrakta bilden har enligt mig en 
stor potential till att berätta men jag vill ändå undersöka gränsen till när det abstrakta upphör. Gränsen 
måste	självklart	variera	från	betraktare	till	betraktare	men	den	finns	alltid	där.	Räcker	det	med	en	
markant varptråd i en annan färg, eller ett färgstänk från målningen av varpen för att skapa rum? Eller 
är det uppdelningen i olika färgfält i bilden som påminner om ett lanskap, en horisont? Mark Rothko 
har varit en ytterligare inspiration under detta arbete. Jag både provar att sota kanterna i kontrasterande 
färger samt försöker att utmana mig själv till att ta i med olika färgfält. Många av Rothkos bilder har 
dessa	element.	Den	perspektiviska	rymd	jag	nämnt	i	en	av	mina	frågeställningar	är	inget	jag	definitivt	
söker i varje gestaltning utan är snarare ett begrepp jag använder för att analysera mina bilder. Vad har 
hänt i sammanvävningen av den målade varpen och de färgade inslagen. Vilken bild har uppstått, den 
abstrakta eller den föreställande? Vilken berättelse och vilken plats innehåller den?
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x-faktorn –”gestalten”
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Färgen och ljuset
Ett minne jag bär med mig från när jag var barn är när jag brukade hälla ut alla mina pärlor på golvet 
och börja sortera dem. I försök efter försök tog jag bort olika färger. Jag började kanske med att ta bort 
alla svarta eller blå pärlor och med förtjusning förändrades den totala färgupplevelsen, varje gång. Det 
var viktigt att ingen pärla av den färg jag plockade bort låg kvar, då hände ingenting. Ju större pöl av 
pärlor på golvet desto roligare men också mer tidskrävande. Samtidigt som denna aktivitet kunde roa 
mig i timmar kände jag mig otillfredsställd. Pärlornas färger räckte inte till och satte stopp för det som 
”skulle kunna bli”...  
	 I	ljuset	finns	alla	färger.	Där	är	det	inte	tal	om	indianpärlornas	hundra	procent	mättade	och	
plastiga	blå,	grön,	röd,	gul,	brun,	vit,	rosa	och	svart.	Spektret	är	större	och	möjligheterna	så	många	fler.	
Men	jag	tror	också	att	jag	känner	ett	driv	för	att	det	i	ljuset,	himlen,	finns	ett	löfte	om	något	konstant	-	
något	tryggt.	Längtan	finns	där	absolut,	mystiken	finns	där,	men	också	en	omfamnande	värme	som	går	
att lita på. Himlen består. 
 Det leder mig in på ett annat starkt minne från när jag var tolv och tillsammans med mam-
ma	gjorde	min	första	solresa.	Det	var	första	gången	jag	flög	och	innan	det	hade	jag	aldrig	tänkt	på	att	
molnen har ett slut och att ovanför dem skiner solen. Insikten gav mig en euforisk känsla och jag kände 
mig så otroligt tacksam. Jag kom på att när det är grått är det i själva verket inte grått på riktigt. Bara 
längst	ner	mot	marken	är	det	grått	men	bortom	molnen	finns	alltid	ett	ljus	och	en	tillflyktsort	för	fanta-
sin att vandra i. 
  I min fantasi har behagliga känslor som värme en färg. Det är en särskild gul, orange, rosa och 
lila. Längtan är också dessa färger, och ljuset.
 Beate Sydhoff skriver att Elisabeth Hasselberg Olsson är en konstnär som samlar på ljus och att 
hon använder ljuset som ett ”aktivt medel i gestaltandet”. Hasselberg Olsson arbetar med bildväv och 
trots det ibland grova linet skapar hon både ljus och skimmer. Hennes färgskala är ofta i linets naturliga 
olika bruna och grå nyanser. I vissa vävar har hon använt grönt eller blått. Två vävnader som exempli-
fierar	det	mer	avskalade	landskapet	med	stora	partier	ljus	är	Landskap III (Alvarsmark) från 1982 och 
Hav, öar från 1984. Den förstnämnda är i brun gråskala medan den andra har både ljusblå och ljusgula 
partier. På något sätt blir Hav, öar	trots	sin	kalla	blå	mer	inbjudande	och	trygg	för	mig.	Kanske	för	att	
det gula skapar värme i hela bilden.
 Ett	annat	exempel	på	hur	Hasselberg	Olsson	använder	ljus	finns	i	verket	Trasmatta från 1982. 
Sydhoff beskriver det såhär: ”Ljusreflexen har »vävts fast« och ingår orubbligt i det hela – hade det 
handlat om en målning med samma motiv hade ljuset upplevts mer som ett »övre lager« och därför inte 
lika starkt förankrat vid grunden, i det här fallet vävnaden.” 
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Väven har oerhört stor potential till att innehålla ljus i sig själv och den bild som den bär på. I min 
praktik arbetar jag med både varp och inslag för att skapa vibrerande färgfält och ljus men i Elisabeth 
Hasselberg Olssons och Annika Ekdahls arbeten är det inslagen som står för bilduppbyggandet. 
Ekdahls vävnad ”Road Movie (verdure): Visiting Mom” från 2010 är ett starkt exempel på 
komplexiteten i ljuset och färgen i bilden. Så mycket kan hända i sammanvävningen av inslag, som i 
Ekdahls och Hasselberg Olssons vävar. När varpen även har en roll blir hela vävens element synliga 
och kanske blir förutsättningarna för att skapa vibrationer i ljus- och färgfälten ännu större.
Värmen
Hur kommer det sig då att känslan och min bild av värme är så pass viktig att jag vill gestalta den, måla 
den,	fånga	den,	väva	den?	Finns	det	något	mer	än	att	den	är	behaglig?	Kan	det	vara	något	primitivt,	
som att solen är anledningen till allt liv och därför känns det bra med gult? Eller något ännu mer banalt 
som sommar, sommarlov, utlandsresan. Hur djupt behöver jag gå och hur viktigt är det att dissekera 
min känslighets uppkomst och syfte? Jag undrar vad det tjänar till eftersom jag så lätt hamnar i cyniska 
resonemang kring kognitiva funktioner och psykoanalys. Jag vill hellre vara kvar i drömmen, i fantasin. 
Men jag ska ge det ett försök. 
 En person som jag tror har påverkat mig främst positivt är min pappa. Jag bodde varannann 
vecka hos mamma och pappa när jag var liten och trivdes allra bäst hos pappa, men det vågade jag inte 
säga till någon. Jag skämdes. Hos mamma var det tufft eftersom hon sällan var hemma då hon jobbade 
kvällar	och	min	styvpappa	hela	tiden	var	arg.	Jag	och	mina	syskon	fick	inte	mycket	uppmärksamhet	
och skulle klara oss ganska mycket själva. Hos pappa var det precis tvärtom. Han blev bara min och 
veckorna hos honom blev jag bortskämd med uppmärksamhet. Vi gjorde allt tillsammans. Lekte, 
diskuterade,	pysslade,	tittade	på	film,	gjorde	utflykter.	I	vuxen	ålder	har	jag	förstått	att	mamma	fick	dra	
ett tungt lass och alltid tog mest ansvar för att jag hade rena, nya kläder och dök upp på tandläkartider 
och annat. Typiskt att kvinnor får ta mer ansvar och att fäderna blir ”den sköna föräldern”. Men det var 
mer än så. Och så mycket mer komplicerat. Skammen som alltid var närvarande i min kropp, ångest 
men också ro. Ron fanns nästan bara hos pappa. Där var jag trygg, där var det liksom varmt. Värme är 
trygghet och trygghet är värme.
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Det	finns	många	lager	av	vad	som	har	blivit	trygghet	för	mig	men	pappa	är	ett.	Ett	annat	är	definitivt	
sommarlovet. Då var både mamma och min styvpappa Erik mer avspända och vi spenderade tid i Eriks 
sommarhus utanför Falun. Alla var glada. Sommaren representerar så mycket mer än varmare tempera-
tur än resten av året, den representerar lugnet efter stormen, glädje och trygghet. Det kan låta banalt och 
ibland känns det för pinsamt för att ens erkänna för mig själv. Men det har format mig och det uttryck 
jag söker i det jag skapar. Mamma, pappa, sommaren och vintern. Minnena har olika temperatur. De 
har olika färger.
Jag minns när jag var barn och jag och pappa var ute och åkte bil. Han stannade nästan alltid när det var 
en extra färgstark himmel för att kontemplera livets stora frågor. Då var jag ofta likgiltig inför vad jag 
såg men det har ändå satt sig. Allt han har sagt har blivit som visdomar för mig och ”titta så vackert” 
och ”det är så att man baxnar” är uttryck om himlabilder som jag vare sig jag vill eller inte har ärvt. 
 Allt det här kan rymmas inom någon typ av känslobild. Den varierar men innehåller alltid någon 
form av värme. Gör den inte det är det någonting som skaver och inte känns bra. Jag vill ha värmen i 
mina	bilder	för	att	det	känns	bra.	Terapi	kanske,	eller	flykt?	Eller	både	och.
 
Blått, det kalla, det mörka 
Jag har dragit mig för att använda blått, svart och mörkare färger i mina vävar. Någonting händer när 
jag	tar	in	det	kallare	och	mörkare	och	risken	att	förlora	balansen	i	kompositionen	blir	större.	Kanske	för	
att	jag	blir	rädd	och	osäker.	Mitt	driv	ligger	mycket	i	att	skapa	den	där	trygghetens	bild	och	därför	finns	
det spärrar när det kommer till att använda för mig mindre trygga färger. Enligt Solnit är blå längtans 
färg. Hon skriver: ”Världen är blå i ytterkanterna och i djupen. Detta blå är ljuset som gått förlorat. 
Ljuset i den blå änden av spektrumet färdas inte hela vägen från solen till oss. Det skingras bland 
luftens molekyler, det sprids i vatten.” Rent fysiskt är det så som Solnit beskriver och att blå generellt 
förknippas med längtan kan nog bero på att blått i naturen oftast är avstånd. Ju längre bort, desto blåare. 
Jag	relaterar	längtan	till	varmare	färger.	Kanske	för	att	längtan	för	mig	är	väldigt	positivt	förankrat	
inom mig. Längtan är för mig inte melankoli. Den generaliserade blå tycker jag berättar mer om sorg 
och alltings avgrundsdjup. Lite som döden. När jag väljer att använda blått måste jag därför balansera 
upp bilden med varmare färger och även lägga in andra färger i det blå i vävningen. Jag vill ju använda 
blå, men det är läskigt. Det gula och rosa är sällan läskigt, så jag försöker att utmana mig själv, våga 
använda den kallare blå. Den är stark i sitt berättande. 
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     Tidigare skisser som ständig inspiration
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Process Del III
I	min	andra	väv	tycker	jag	att	jag	har	kommit	närmre	det	uttryck	jag	söker.	Värmen	finns	där	men	även	
färgfält som går över i någonting mörkare. Det övre partiet i väven påminner om ett blåmärke vilket 
jag uppskattar och tycker att det tillsammans med det starka gula skapar en spänning och dramatik i 
bilden. När jag ska väva min nästa väv som också kommer att bli min sista i detta arbete bestämmer jag 
mig för att gå in i det blå igen. Jag känner inte att jag med den första väven lyckades göra ett verk där 
bilden i väven är i fokus och därför vill jag jobba med det blå igen i en mer kompakt vävbindning. Jag 
använder därför samma varp och samma bindning som i förra väven som jag tycker blev bra.
 För att förstärka en rumslighet och släppa lite på det trygga använder jag rött för att sota 
kanterna	i	varpmålningen.	Jag	inspireras	av	Rothko	och	får	självförtroende	från	flera	av	hans	målningar.	
Denna	gång	använder	jag	inget	fotografi	som	inspiration	eller	någon	annan	förlaga.	Jag	arbetar	intuitivt	
och försöker att vara fri och våga.
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I vävningen vill jag lägga in varmare färger för att kontrastera mot det blå och skapa ljus och vibration. 
Jag har målat två gulare partier i den ljusa delen i nederdelen av bilden och det är i denna ände jag 
börjar väva. Sedan går det gradvis mot blått upptill. Jag tänker mycket på det röda och hur det stör på 
något sätt, jag är osäker på den blå färgen och känner inte riktigt att jag får ett grepp om bilden jag 
skapar. Denna väven känns mer ”på chansning” och jag är osäker under processen. 
 Under en handledning på min förberedande konstskola sa den handledande gästläraren att mina 
målningar såg ut som att jag ”bara hittat på”. Det var negativt menat och jag minns att skämdes och 
önskade att jag aldrig hade gjort dom från första början, än mindre visat upp dom. Extra jobbigt var det 
för att jag kände att hon hade rätt, samtidigt som jag tyckte om mina målningar och hade haft väldigt 
roligt när jag gjorde dom. Det fanns inga skisser eller ett koncept, det var bara bilder som jag jobbat 
fram på känsla.
 Nu har jag mer integritet i mitt skapande och kan äga det faktum att jag ”bara hittar på”. 
Däremot	finns	osäkerheter	såklart	kvar	och	jag	måste	tvinga	mig	själv	att	prova	motiv	och	färger	jag	
inte är säker på. Jag påminner mig själv om att det är okej, och att jag i slutändan kommer att lära mig 
av processen, även om den inte genererar ett verk jag är nöjd med eller vill visa upp. 
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Jag	värmefixerar	färgen	från	varpmålningen	efter	vävningen	i	tryckverkstadens	mangel.	Franskanten	
på	vävarna	har	jag	klippt	bort	och	därefter	applicerat	kantlim	som	även	det	fixeras	vid	värme.	Jag	
använder limmet för att jag inte vill fålla och för att jag tycker om det strama avslutet i kontrast mot de 
rufsiga inslagskanterna jag jobbat mer aktivt med i vävningen. 
 Efter tvätt krymper väven och jag behöver därför sträcka ut den i en plantorkning där jag 
markerat en ruta på golvet som är lika stor som den förra väven. I presentationen testar jag lite olika 
hängningsmöjligheter. Jag hänger både på vägg med tapetserarnålar och fritt i rummet med tråd. Jag 
tycker om det vågiga som blir i upphängningen och hur väven får vara väv.
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Resultat
Efter projektets ca tio veckor har jag gjort tre vävar. Jag har färgat inslag, målat varp, vävt, läst, skrivit 
och försökt att skissa. Jag har arbetat med färg och i processen undersökt främst intiutivt. Eftersom 
jag på ett naturligt sätt har vävt väv för väv och avslutat den första innan jag börjar på den nästa så har 
jag kunnat arbeta mer metodiskt och välja vad jag tyckte om och ville använda igen i nästa samt vad 
jag	tyckte	mindre	om	och	istället	ville	ta	bort	i	nästa.	Konstnärerna	Mark	Rothko,	Jules	Olitski,	Rolf	
Hanson, Annika Ekdahl och Elisabeth Hasselberg Olsson har fått följa med som inspiration på olika 
sätt. Jag har resonerat kring väven som bärare av bild samt vad den bilden innehåller och är. Längtan, 
abstraktioner	och	det	trygga	har	varit	teman	som	jag	reflekterat	över	i	förhållande	till	mitt	arbete.	
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verken:
Solid ground
170x136cm
46
Bruised
170x120cm
47
Afterimage, The Remedy
163x120cm
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svaren
När övergår en bild från att vara helt abstrakt till att skildra en perspektivisk rymd och hur kan jag 
styra detta i mitt arbete? Svaret på denna fråga måste bero mycket på betraktare. Om jag bara utgår 
ifrån min egen blick tror jag att det hänger på olika ljus- och färgfält i bilden samt mindre punkter att 
fästa ögat vid för att skapa rum och perspektivisk rymd i en annars abstrakt bild. Att dela upp bilden i 
olika horisontella plan, till exempel så som jag gjorde i Bruised tror jag på samma sätt kan bidra till att 
ögat uppfattar ett landskap. Horisontlinjen är också alltid stark i sitt uttryck beroende på var den sitter 
i bilden. Jag tror att jag vill arbeta både mer aktivt med detta men också låta slumpen och ”x-faktorn” 
göra sitt. Att själv bli överraskad och hitta någonting nytt i den bild jag väver är ett spännande moment 
i processen. 
 Hur kan jag påverka väven så att den uppfattas mer eller mindre som textil skulptur och mer 
eller mindre som bärare av en bild/målning? Den här frågeställningen har jag arbetat med utifrån väven 
som objekt, det vill säga inte utifrån ett undersökande av tredimensionell skulptur. Jag har velat att 
verket, vävnaden ska betraktas som bärare av en bild. Alltså att ögat främst dras till bilden i väven, 
snarare än väven som konstnärligt objekt. Det är svårt att formulera detta, eftersom jag samtidigt tycker 
att	väven	är	viktig	i	gestaltningen	och	jag	vill	definitivt	inte	dölja	den	och	dess	egenskaper.	Väven	
och bilden ska vara i symbios med varandra och den ena skulle inte fungera utan den andra i min 
gestaltningsmässiga strävan. Genom att hänga väven i snöre och med nålar på några få punkter skapas 
en vågighet upptill i väven. Det bidrar även till att väven inte blir helt platt utan har ett textilt fall, det 
tycker jag om. Jag har aldrig varit inne på att spänna upp mina vävar just för att det skulle ta bort så 
mycket från vävens uttryck. Väven är lika viktig som bilden men den får inte dominera. Under arbetet 
har jag förstått att om väven är mer gles så att en typ av gallereffekt uppstår kan bilden i väven ”vattnas 
ut” och därmed dras fokuset till väven som objekt snarare än bilden. Jag kommer att fortsätta vara 
uppmärksam på var dessa gränser går eftersom det jag vill gestalta och uttrycka främst ligger i den bild 
jag målar och väver.
 Hur arbetar jag med färgen i väven? Jag har använt mig av recept sen tidigare och en färgskala 
jag är bekant med. Utefter den har jag sedan jobbat med vävbindningar där inslag och varp syns lika 
mycket,	nästan	helt	”fifty-fifty”.	Grundat	på	tidigare	erfarenheter	har	jag	använt	mig	av	mer	mättade	
och nästan neonfärgade gul och rosa för att skapa lyskraft och vibrationer i de gula och röda färgfälten 
i väven. Jag har alltså lagt in dessa neonfärgade inslag tillsammans med andra mer naturtrogna färger. 
Detta vet jag sen innan har potential till att skapa effektfulla färgfält. Att blanda varma och kalla färger, 
både i mindre och större skala är också kraftfullt i en gestaltning. Nya upptäckter har varit hur otroligt 
mycket garnkvaliteten faktiskt spelar in. Att den första väven blev så pass mycket gulare, nästan 
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grönaktig beror helt och hållet på att varpen ser ut som den gör. Jag har använt precis samma blå och 
lila i varpmålningen av Solid ground och Afterimage, The Remedy men ändå blev de såpass olika. 
Framöver vill jag fortsätta arbeta med de färger och recept som jag har jobbat fram under de två år 
som jag har vävt. Några färger kanske jag lämnar medan andra kommer att komma in. Utifrån denna 
palett vill jag sedan jobba mer metodiskt med garnkvalitet och vävbindning. Det är i mötet mellan 
dessa olika färger och varp och inslag som det totala färguttrycket uppstår och det mötet kan jag sedan 
experimentera med i en livslång undersökning.
fortsättning
Det	finns	många	saker	som	jag	hade	kunnat	göra	annorlunda.	Skissningsprocessen	har	känts	svår	och	
påtvingad och att hitta ett sätt att i mitt skapande använda mina fysiska inspirationsbilder tillsammans 
med min inre bild känns mer relevant just nu. I längden hoppas jag istället kunna lära mig mer om 
akvarellen så att jag kan skissa med hjälp av den. Jag har förstått att andras ord, verk och bilder hjälper 
mig att förstå mig själv och även få mer självförtroende i det jag gör. Med den insikten kommer jag att 
utveckla mitt arbete genom att mer aktivt söka beröringspunkter och nya insikter från andra konstnärer, 
poeter,	filosofer	och	författare.	
 Jag vill fortsätta att bygga bilden i vävningen, inte applicera den ovanpå. Det självbärande är 
viktigt i gestaltningen. En annan viktig del i min process är växelverkan mellan det slumpmässiga och 
det	strukturerade	utöver	inslagen	och	varpen	som	de	två	korsande	aktörerna.	Att	det	finns	en	spänning	
även i de hantverksmässiga momenten tror jag kan vara viktigt. Under Annika Ekdahls opponering på 
min examination pratade hon om hur det går att lita för mycket på hantverket, och jag förstår precis 
vad hon menar. Jag känner igen mig i att ibland hamna i det. Jag litar helt enkelt så pass mycket på 
vävningen att jag negligerar gestaltningen. Ekdahl tryckte på hur viktigt det är att progressionen av 
gestaltningsprocessen inte stagnerar på grund av progressionen av hantverksprocessen. Det håller jag 
med om och det kommer bli en viktig omständighet att påminna mig själv om. 
 Något annat jag vill och behöver arbeta mer med är olika typer av presentation. Under min 
examination frågade en medstudent vilket rum jag helst hade velat visa mina vävar i och jag hade 
inget svar på den frågan. Det är en aspekt som jag inte har funderat så mycket kring. Det vita rummet 
är alltid utgångspunkten men det kan hända att mina vävar passar mycket bättre i ett blått rum. Både 
sammanhang, format, praktisk hängning och ljus känns som viktiga element att undersöka närmre. 
Eftersom man kan hålla på ett helt liv med bara en liten del i denna oändliga undersökning får jag 
kanske omprioritera vad som är viktigt i vilka perioder av processen.
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Slutreflektion
Mitt kandidatarbetes titel är ”Jag väver min längtans platser” och jag känner att det är precis det jag 
har gjort. Däremot kanske jag behöver släppa på längtan och tryggheten ibland för att hitta nya vägar i 
mitt	skapande	och	lita	på	att	det	finns	någonting	intressant	även	i	det	mörkare.	Som	inledande	intention	
ville jag närma mig mörkret mer i mina gestaltningar men jag vet inte om jag har lyckats. Jag kanske 
måste väva en helt nattsvart vävnad en gång för att bryta isen, jag vet inte. Jag tar med mig det.
 Annika Ekdahls resonemang från hennes opponering på mitt arbete får avsluta detta kapitel:
Vi alla umgås hela tiden med frågan om ”vad är det att vara trygg” och försöker hitta trygga platser. 
Det har naturligtvis med omvärlden att göra och med bilden av omvärlden som presenteras för oss på 
olika sätt att göra. Men jag brukar tänka på det som en besvärjelse att ändå våga ta in dom här banala 
begreppen, det som kan upplevas dekorativt, eller oproblematiskt. Ta in det i våra gestaltningar som en 
besvärjelse. Det behöver inte vara ett bejakande av det banala, det kan vara som ett motstånd mot det 
destruktiva. Så det är meningsbärande på det viset.
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länge varar
solen mörkret och hettan
länge varar
skammen försöket och kroppen
bilden av världen
Carolina Thorell
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